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Prefácio: A História do Cinema de Horror

Este livro é um estudo dedicado a explorar a origem e a evolução do cinema de horror, desde seus primórdios até suas transformações ao longo das décadas. A intenção aqui não é apenas narrar a história do gênero, mas examinar, com um olhar acadêmico, como o horror cinematográfico se desenvolveu em resposta às mudanças sociais, culturais e tecnológicas.

O cinema de horror nasceu junto com a própria sétima arte, e sua jornada é uma rica tapeçaria de estilos, temas e influências que refletem as inquietações e medos de cada época. Ao longo das páginas que se seguem, o leitor encontrará uma análise detalhada dos primeiros passos desse gênero, suas raízes no expressionismo alemão e suas subsequentes ramificações que moldaram o horror como o conhecemos hoje.

Este estudo é voltado tanto para estudantes de cinema quanto para curiosos que desejam compreender melhor como o horror se estabeleceu como uma das formas mais duradouras e influentes de expressão cinematográfica. De seus primeiros dias até os complexos subgêneros que surgiram nas décadas seguintes, esta obra oferece uma visão abrangente e crítica sobre o impacto e a relevância do cinema de horror ao longo da história.

A leitura deste livro proporcionará não apenas uma compreensão mais profunda das origens do horror, mas também uma reflexão sobre como o gênero continua a evoluir, mantendo-se relevante e capaz de capturar os medos mais profundos da humanidade.











Introdução ao Cinema de Terror

O cinema de terror é um dos gêneros mais antigos e duradouros da história do cinema. Sua capacidade de explorar os medos mais profundos da humanidade e sua flexibilidade para evoluir com o tempo e a tecnologia o tornaram uma presença constante na cultura popular. Desde suas raízes no expressionismo alemão até as sofisticadas produções de horror psicológico e sobrenatural de hoje, o gênero de terror sempre encontrou novas maneiras de se reinventar e continuar a assustar e fascinar audiências em todo o mundo. Assim como no rock, o gênero se modifica em diversos subgêneros. Neste livro, vou trazer a diversificada história do cinema de terror, dividindo-a em períodos significativos e destacando os principais filmes, diretores e movimentos que moldaram o gênero ao longo dos anos.


O Expressionismo Alemão e o Nascimento do Horror Cinematográfico

O expressionismo alemão surgiu na década de 1910 e ganhou força nos anos 1920, um período marcado pelas consequências devastadoras da Primeira Guerra Mundial. A Alemanha enfrentava uma crise econômica e social, e essa turbulência se refletiu na arte e na cultura do país. O movimento expressionista buscava capturar as emoções e experiências humanas através de representações distorcidas e subjetivas da realidade. Isso incluía uma estética visual carregada de sombras, formas angulosas e um uso dramático de luz e escuridão.


O cinema expressionista não foi exceção. Atores exageravam suas performances, e os cenários eram frequentemente distorcidos e surreais, destacando a beleza dentro da feiura, também as emoções e experiências humanas através, também, de imagens distorcidas e utilização dos cenários com pinturas de prédios, casas, montanhas e etc. Com bases pequenas e desfechos grandes. Com outras filmagens em ambientações reais usando a destruições causados pela guerra. Isso incluía uma estética visual carregada de sombras, formas angulosas e um uso dramático de luz e escuridão. Sempre variando seus planos de câmeras para, um plano geral e plano close. Criando um clima de ansiedade e medo. Esse estilo era perfeito para o gênero de terror, que se alimenta de atmosferas inquietantes e de um senso de estranheza.


Tendo o seu primeiro filme assinado por Méliès com o filme “Le Manoir du Diable” de 1896. Sendo esse o primeiro filme de terror, ele já trazia elementos de humor. Porque a ideia atras do susto era trazer um riso, porque eles estavam trazendo “a beleza da feiura”. Então a ideia do terror nunca foi te deixar com medo, assim como seria os thriller psicológicos, que é outro subgênero do cinema, que falaremos mais para frente. A ideia sempre foi divertir com a temática sombria. O filme em questão é cheio de efeitos práticos de esqueletos animados, fantasmas, transformações em morcego e a aparição do demônios.

Mas lembrando que aqui ainda estamos no expressionismo, que seria o pai dos filmes de terror. Assim como o Rock surge do Blues, em sua principal essência, depois tendo dentro desse estilo elementos de Gospel e Country. Constantemente veremos como o rock e o horror se assemelham. Sendo o horror, o gótico, o expressionismo algo constantemente, visualmente cabe muito bem para estética do rock em si, como o rock cai muito bem na estética e visual de todo subgênero do horror. Então de certa forma é correto afirmarmos que o Expressionismo no cinema é um “subgênero matriz” do horror, apesar do nome não fazer sentido eu gostei da sonoridade. Sendo dessa forma um gênero que não se firmou como um gênero real dentro da sétima arte, se consagrando após o surgimento do terror propriamente dito e sendo assim, mais para frente com diretores como o Tim Burton e outros, ele acaba voltando como um Gênero e não somente um movimento artístico. Então ele cria o terror e depois se torna um subgênero do mesmo. Mas é dali que surgem os primeiros filmes de ficção cientifica e terror. Muito disso vindo de Méliès, com filmes como “Viagem a Lua” de 1902.

O Expressionismo tem características que são determinantes para o gênero, tais como:

Estética visual de cenários distorcidos e angulares, iluminação de alto contraste (chiaroscuro), sombras profundas e formas exageradas.

“O chiaroscuro é uma das estratégias inovadoras da pintura renascentista do século XV, junto ao sfumato, cangiante e unione. O chiaroscuro se define pelo contraste entre luz e sombra na representação de um objeto”.

Temas Psicológicos: Exploração do subconsciente, loucura, paranoia e a dualidade do ser humano, do luto e melancolia.


Narrativas não convencionais: Histórias que desafiam a lógica e a realidade, frequentemente envolvendo elementos sobrenaturais ou psicológicos perturbadores.


Performances Exageradas: Atuação estilizada, com gestos amplificados e expressões faciais intensas. (Lembrem disso quando alguém falar que Evil Dead não é terror e sim comédia)

Alguns dos principais filmes e diretores, que são referências importantes para conhecer o gênero são:

O Gabinete do Dr. Caligari (1920) dirigido por Robert Wiene, este filme é considerado o marco inicial do cinema de terror expressionista. Ele narra a história de um hipnotizador que usa um sonâmbulo para cometer assassinatos. A estética visual do filme, com seus cenários distorcidos e atmosfera surreal, influenciou profundamente o gênero de terror.

Nosferatu (1922) dirigido por F.W. Murnau, este filme é uma adaptação não autorizada do romance "Drácula" de Bram Stoker. Max Schreck, no papel do Conde Orlok, criou uma das figuras mais icônicas do horror. "Nosferatu" é notável por seu uso inovador de iluminação e sombras para criar uma sensação de terror.

O Golem (1920) dirigido por Paul Wegener e Carl Boese, o filme conta a história de um rabino que cria um gigante de barro para proteger os judeus de Praga, mas que acaba se rebelando. A figura do Golem tornou-se um arquétipo importante no cinema de terror.

Metropolis (1927) embora não seja um filme de terror em si, a obra-prima de Fritz Lang incorpora muitos elementos do expressionismo que influenciaram o gênero. A cidade futurista e distópica de Metropolis é um cenário que ressoa com temas de medo e opressão.


Dilema do “ovo e da galinha” cinematográfico

Eu sei que as datas causam confusão! Como o “Gabinete do Dr. Caligari” pode ser o primeiro expressionista movie e ter gerado o terror e “Le Manoir du Diable” que surgiu antes, ser o “primeiro” filme de horror?

Isso é chamado na arte de “Dilema do ovo e da galinha”. Porém aqui diferente do dilema verdadeiro conseguimos chegar na resposta, mas é um pouco complicado e fácil se perder em datas ou explicações.


A divergência entre "Le Manoir du Diable" e "O Gabinete do Dr. Caligari" ocorre porque eles representam marcos diferentes na história do cinema e do gênero de cada um.



	
"Le Manoir du Diable" (1896): Este filme de Georges Méliès é considerado o primeiro filme de horror devido à sua temática sobrenatural, apesar de não pertencer ao movimento expressionista. Méliès é conhecido por suas inovações técnicas e narrativas, e este filme introduziu elementos como fantasmas e demônios ao cinema, que são típicos do gênero de terror. Mas da mesma forma que Méliès pode ser frequentemente referenciado como criador do horror, do expressionismo, da ficção cientifica, ele não foi nada disso, mas ele foi o primeiro a colocar elementos que seriam mais tarde atribuídos a certos gêneros. No caso do expressionismo ele passa a ter aquela influencia estética, mas não necessariamente ele estava criando algo. Aqui estamos em uma fase do cinema onde muita coisa está sendo feita, porem nem tudo tem um caminho. Porque alguns acreditavam em uma direção para essa arte, outros para outras direções. Mas vou tentar deixar claro isso, na medida que o livro for se estendendo, porque é difícil falar do início sem falarmos de outros gêneros. 


	
"O Gabinete do Dr. Caligari" (1920): Este filme de Robert Wiene é frequentemente citado como o início do cinema expressionista alemão. O expressionismo no cinema se caracteriza por cenários distorcidos, iluminação dramática e temas psicológicos profundos. "Caligari" é considerado um marco do expressionismo por causa de seu estilo visual e narrativa inovadores. O filme não foi criado com o intuito de ser um filme de terror em si, mas suas técnicas e temas sombrios influenciaram fortemente o gênero de terror que se desenvolveu posteriormente. 





A temática expressionista de Caligari influencia em criações desses filmes que não seguiam as regras expressionistas. Se um gênero sai da regra ele vira outra coisa. Um rock feito de outra maneira vira um outro estilo de rock. Porém muito do Blues foi usado como influencia para o rock, então o rock foi criado pelo Blues, porém teve outros elementos no rock n roll. O cinema de horror e o expressionismo é basicamente a mesma coisa.


Filmes Expressionistas Anteriores a "Caligari", existiam?


Antes de "O Gabinete do Dr. Caligari", havia filmes que apresentavam elementos expressionistas, mas não eram classificados rigidamente dentro do movimento. O expressionismo como um movimento artístico começou na Alemanha por volta de 1910, mas só ganhou proeminência no cinema com "Caligari". No entanto, filmes como "Der Student von Prag" (1913) apresentam algumas influências expressionistas, embora não sejam completamente inseridos no estilo.


Lembram? Se mudar uma regra não faz parte daquele gênero!

Após o estabelecimento do expressionismo como um movimento, muitos filmes começaram a incorporar suas técnicas e temáticas sombrias ao gênero de horror e depois ao terror (coisas diferentes que veremos mais a frente). Um exemplo claro é "Nosferatu" (1922) de F.W. Murnau.

Primeiro Filme de Horror Pós-Expressionismo.


Este filme é um dos primeiros exemplos de um filme de horror que utiliza plenamente a estética expressionista. "Nosferatu" adapta o romance "Drácula" de Bram Stoker e é considerado um dos primeiros filmes de horror do cinema.


Porém aqui temos elementos do expressionismo e do Romantic Horror. Romantic Horror era algo que ainda surgiria. Então é como se em “Nosferatu” tivéssemos a fusão que gera o Horror.


Resumo:



	
        "Le Manoir du Diable" (1896) é considerado o primeiro filme de horror por seu conteúdo temático. Então ele é o primeiro a usar a temática, porém não o primeiro a criar o gênero 

	
        "O Gabinete do Dr. Caligari" (1920) é um marco do cinema expressionista, que influenciou fortemente o gênero de terror. 

	
        O expressionismo no cinema foi formalmente reconhecido com "Caligari" e influenciou muitos filmes de horror subsequentes. 

	
        "Nosferatu" (1922) é um exemplo de um filme de horror que utilizou plenamente a estética expressionista após o estabelecimento do movimento. 




Assim, enquanto "Le Manoir du Diable" introduziu elementos do terror ao cinema, "O Gabinete do Dr. Caligari" introduziu o movimento do expressionismo, que subsequentemente influenciou profundamente o gênero de horror.

Alguns filmes com elementos Expressionistas antes de "O Gabinete do Dr. Caligari", são:

	
"Der Student von Prag" (O Estudante de Praga) (1913): 



Direção: Stellan Rye


Considerado um dos primeiros filmes a explorar temas (não estética ou temática) expressionistas. A história envolve um pacto faustiano e é um exemplo inicial de um filme com uma narrativa sombria e psicológica.


	
"Homunculus" (1916): 



Direção: Otto Rippert

Uma série de seis filmes sobre um ser artificial criado por um cientista. Embora não seja totalmente expressionista, apresenta elementos de cenários sombrios e temas de manipulação e criação. Também um dos primeiros a usar temas que seriam usados no terror de ficção cientifica, porém não é o criador do gênero.

	
"Der Golem" (1915): 



Direção: Paul Wegener e Henrik Galeen

Embora mais conhecido pela versão de 1920, a versão de 1915 já apresenta algumas características que se tornarão típicas do expressionismo, como a criação de um ser artificial e o uso de cenários evocativos. Aqui a criação vem de um Rabino e não cientista, então seria algo usado no horror e não na ficção cientifica.

Filmes de horror com temática sombria Após "Le Manoir du Diable" (1896):

	
"Frankenstein" (1910): 



Direção: J. Searle Dawley

Produzido pela Edison Studios, é uma adaptação do romance de Mary Shelley. O filme explora a criação de um monstro, um tema recorrente no gênero de terror.

	
"The Haunted Castle" (1897): 



Direção: Georges Méliès

Também conhecido como "Le Château Hanté", este curta-metragem continua explorando temas sobrenaturais com fantasmas e aparições.

	
"J'Accuse" (1919): 



Direção: Abel Gance

Embora não seja um filme de terror, inclui cenas com um exército de mortos-vivos que foram muito influentes para o gênero de horror.

	
"The Avenging Conscience" (1914): 



Direção: D.W. Griffith

Inspirado em contos de Edgar Allan Poe, este filme mistura elementos de horror psicológico e sobrenatural, explorando temas de culpa e paranoia.

	
"The Phantom Carriage" (Körkarlen) (1921): 



Direção: Victor Sjöström

Este filme sueco, lançado um ano após "Caligari", é um exemplo de cinema com temas sobrenaturais e uma atmosfera sombria, influenciado pelo expressionismo.

Alguns filmes Expressionistas posteriores com temática de Horror, são:

	
"Nosferatu" (1922): 



Direção: F.W. Murnau

Um dos primeiros filmes de vampiros e uma adaptação não autorizada de "Drácula". Utiliza fortemente a estética expressionista.

	
"Das Wachsfigurenkabinett" (O Gabinete de Cera) (1924): 



Direção: Paul Leni

Um filme de antologia com histórias de terror, incluindo personagens como Jack, o Estripador, e Ivan, o Terrível, usando cenários e iluminação expressionistas.

	
"The Hands of Orlac" (1924): 



Direção: Robert Wiene

Uma história de terror psicológico sobre um pianista que recebe transplantes de mãos de um assassino, com muitos elementos visuais expressionistas.


Horror ou Terror?

Uma rápida explicação para não ficarmos perdidos. Mais tarde falaremos mais de como um surge após o outro.

A distinção entre filmes de terror e filmes de horror pode ser sutil, mas é importante para entender como cada gênero aborda o medo e o susto. Filmes de terror têm como objetivo provocar medo e sustos imediatos no público, frequentemente explorando temas como o sobrenatural, monstros e assassinos em situações extremas que ameaçam a segurança dos personagens, porém faz você se colocar na situação do personagem e não tem a intenção de você ir para casa sentindo medo, o que pode acontecer. No caso de filmes de terror que usam o humor (falaremos disso mais a frente), se encaixam exatamente no terror e não no horror. Apesar de ser um elemento temático antes do próprio gênero existir, sendo assim mais antigo do que muitos aspectos de subgênero de horror. O terror geralmente apresentam cenas intensas e atmosferas opressivas, utilizando "jump scare" e momentos de alta tensão para criar uma sensação rápida de medo. Porém o “jump scare” como um gênero é outra coisa que falaremos mais à frente. Exemplos desse tipo de filme incluem "O Exorcista", "Atividade Paranormal", "A Bruxa de Blair" e “Evil Dead”.

Por outro lado, filmes de horror tendem a explorar o medo em um nível mais profundo, muitas vezes tratando de temas psicológicos e filosóficos. Eles buscam provocar uma reflexão mais duradoura sobre o medo, explorando aspectos como o horror psicológico, o sobrenatural e questões existenciais. O foco está na atmosfera e na narrativa, utilizando uma estética sombria e simbolismo para criar uma experiência mais complexa e introspectiva. Filmes como "O Iluminado", “Hellraiser” e "Hereditário" são exemplos que se destacam por essa abordagem mais profunda.

A principal diferença entre os dois gêneros reside no impacto que eles buscam criar. Enquanto o terror foca em sustos rápidos e uma experiência imediata de medo até mesmo através do humor, o horror explora medos mais profundos e duradouros, muitas vezes com uma abordagem psicológica, tendo intuito de causar o medo no espectador. O terror utiliza técnicas visuais e sonoras para criar uma sensação rápida de medo, enquanto o horror pode usar uma estética sombria e simbólica para explorar o medo de maneira mais profunda. O objetivo narrativo também é distinto: o terror pretende assustar o público com cenas e situações chocantes ou mesmo que não assuste busca divertir o receptor (espectador), enquanto o horror busca provocar uma reflexão mais profunda sobre o medo, o mau e o mal, explorando a psicologia dos personagens e as implicações filosóficas dos eventos, querendo causar o medo até após a experiencia do filme.

Enquanto o terror cria uma reação imediata, o horror oferece uma experiência mais introspectiva e duradoura ao explorar as dimensões mais complexas do medo.


George Méliès

Em 8 de dezembro de 1861, nascia em Paris, França. Georges Méliès. Filho de um rico fabricante de calçados, com uma mãe uma alemã. Desde cedo, demonstrou interesse pelas artes e pela mecânica, criando cenários e personagens imaginários em seus desenhos.

Mesmo depois de formado em arte e desenho, ele foi trabalhar na empresa de calçados de seus pais, mas foi o teatro que fez ele se apaixonar em contar histórias.

Em 1888, ele comprou o Théâtre Robert-Houdin, um teatro de magia famoso, onde começou a se apresentar como mágico e a criar e ilusões. Ilusões que futuramente seriam utilizadas para efeitos práticos no cinema.


Em 1895, Méliès assistiu a uma das primeiras apresentações dos irmãos Lumière, que exibiam seus filmes utilizando o cinematógrafo. Fascinado pela nova tecnologia, Méliès tentou comprar um dos aparelhos dos Lumière, mas foi recusado. Determinado, ele conseguiu um projetor de filmes da Inglaterra, que modificou para funcionar como câmera.



Em 1896, Méliès fundou sua própria empresa de produção cinematográfica, a Star Film. Ele começou a produzir curtas metragens que combinavam ilusão com a nova tecnologia cinematográfica. Méliès foi pioneiro em técnicas como exposições múltiplas, lapso de tempo, dissoluções e cortes de cena. Sendo o primeiro a acreditar que o cinematógrafo poderia contar histórias iguais ao teatro. Nessa época o cinema era uma atração em bares, ou outros tipos de eventos, onde apenas se passam imagens e as músicas eram tocadas por um pianista (geralmente) ou músicos que ambientavam o local e imagens, porém sem uma história, apenas imagens aleatórias.



“Não vou entrar muito nessa questão para não saímos, do foco da história do horror. Porém nessa época começa uma discussão se o cinema devia ser usado como uma ferramenta política, ou de entretenimento. Um foi chamado de linguagem cinematográfica comercial e o outro de Cinema de Propaganda Russo, um Linguagem Russa, ou Linguagem Cinematográfica Woke...”


“Hollywood por muito tempo foi comercial, e apenas Rússia, China e Brasil usavam a Linguagem Russa, hoje hollywood mudou, e ainda tem que defenda dizendo que o Woke (Cinema de Propaganda Russo), não é uma ferramenta política”.


“IMPORTANTE ENTENDER: O Cinema de Linguagem Russa Woke ao qual me refiro é ao "Cinema de Propaganda Russo Woke”, NÃO confundir com a brilhante técnica de “Linguagem Cinematográfica - Linguagem Russa” de Sergei Eisenstein, diretor Russo. A técnica é brilhante e importante para o cinema, mas o que Sergei, achava e como, ele queria usar para política, era outra coisa. AO FINAL DO LIVRO IREI EXPLICAR UM POUCO DISSO, para não saímos do TEMA”


Contextualizando isso, voltou para Méliès.

Uma das contribuições para o Cinema de

George Méliès, e talvez mais famoso, seja seu filme de 1902, "Le Voyage dans la Lune" (Viagem à Lua), que é considerado um dos primeiros filmes de ficção científica. O filme apresentou efeitos especiais inovadores e uma narrativa fantástica, marcando um passo significativo na evolução do cinema como forma de arte. Mostrando questões interessantes tais como, mostrar como as mentes intelectuais do mundo na época, achavam que, na lua teria vida de reptilianos. Também mostra que na época, mais que os religiosos e que os cientistas (que na época não tinham se dividido), os Alquimistas eram respeitadas autoridades sobre a terra e o universo, e acreditava-se que eles seriam os primeiros a levarem o homem ao espaço. O que mostra que não devemos ser tão cegos quanto aqueles que dizem ter todas as respostas, afinal o povo da época estava bem errado sobre toda essa autoridade dos alquimistas.

Com o início da Primeira Guerra Mundial, a indústria cinematográfica francesa entrou em declínio. Os filmes de Méliès, com suas histórias fantasiosas e efeitos especiais, começaram a parecer que não tinham mais espaço em comparação com os novos estilos de cinema, principalmente a alta produção de filmes (agora com Alemanha usando essa linguagem), Linguagem cinematográfica Russa Woke, utilizadas, principalmente por um diretor chamado... Adolf Hitler. Sim o mesmo Hitler, que usou o cinema e a arte Woke para mostrar uma certa “realidade” e passar sua mensagem política.

Qualquer semelhança com a atualidade (de 2010 até agora em 2024) não é coincidência...

A Star Film, e assim, junto dela Méliès faliu em 1913, e Méliès enfrentou dificuldades financeiras enormes devido à falta de procura de seus filmes, uma vez que a Europa estava na primeira guerra mundial e não tinha mais onde passar seus filmes. Desiludido, sem dinheiro e sem esperança de um futuro, Méliès vendendo, mesmo que contra sua vontade, seu teatro. E em um acesso de fúria, por achar que o cinema, como ele, acabaria. Ele acreditava que iria morrer e ninguém mais iria querer ver seus filmes. Que nunca deram dinheiro. E queimou muitos de seus filmes. Acreditasse que mais de 500 dos 520 filmes, que ele avia criado, foram destruídos ou perdidos, uma perda imensa para a história do cinema. Hoje tudo o que temos são achados e recuperados, muito do que foi perdido, não temos nenhum registro, mas diz a história que coisas sensacionais foram perdidas no fogo da história.

O tempo passou a guerra acabou e outra guerra chegou. Durante a Segunda Guerra Mundial, Méliès viveu na obscuridade e anonimato. Em 1923, ele foi redescoberto por críticos e cineastas que reconheceram sua contribuição pioneira para o cinema. Ele passou seus últimos anos em um lar de idosos, onde foi visitado por admiradores de sua arte que tentavam homenageá-lo.

Georges Méliès morreu em janeiro de 1938, em Paris e nunca viu seus filmes voltarem ao circuito cinematográfico e nem mesmo viu ou soube o tamanho da sua influência para o cinema e principalmente nesse período da segunda guerra, onde iria se iniciar o gênero de expressionismo e posteriormente o terror. Se Méliès não é o pai do cinema de terror podemos dizer que ele foi o avô.

E hoje leva o título de “O pai dos efeitos especiais”, e com certeza uma figura essencial para a história do cinema, não somente no gênero de terror, mas na ficção cientifica e suas ideias como, explorar o espaço e encontrar criaturas que atacam os exploradores, foi usada e reutilizada, atualizada de diversas maneiras, assim como em “Aliens O Oitavo Passageiro”, que de certa forma é uma “viagem a lua”, E quantos outros filmes podemos citar, antigos ou novos que utilizam essa temática, assim como outras de George Méliès!


Körkarlen e o cinema Sueco

Muitos filmes podem ser confundidos com horror antes de "Nosferatu", mas na verdade eles levam elementos do horror. Um exemplo é o filme de drama "A Carruagem Fantasma" de 1921.

"A Carruagem Fantasma" (Körkarlen), dirigida por Victor Sjöström, é um clássico do cinema sueco que estreou em 1921. Embora contenha elementos sobrenaturais e cenas assustadoras, é mais frequentemente classificado como um drama com elementos de fantasia. O que mais tarde teríamos o gênero “Dramatic Horror”, mas aqui o gênero ainda não tinha se formado. Hoje podemos dizer que esse filme é um pioneiro do gênero, porém ele é um drama.

Victor Sjöström foi um dos pioneiros do cinema sueco e um dos cineastas mais influentes de sua época. Ele também atuou no papel principal de David Holm, um homem alcoólatra e violento que, na véspera de Ano Novo, enfrenta a morte e a possibilidade de redenção.

O filme é baseado no romance "Thy Soul Shall Bear Witness!" (Körkarlen) de Selma Lagerlöf. A narrativa gira em torno da lenda de que a última pessoa a morrer no ano é condenada a dirigir a carruagem fantasma e recolher as almas dos mortos. A história entrelaça temas de redenção, culpa e moralidade, explorando como as ações de uma pessoa podem afetar os outros de maneiras profundas e duradouras.

O “A Carruagem Fantasma” ainda hoje tem imagens impressionantes de ótima qualidade, algumas coisas que se destacam nessa produção são:

Efeitos Visuais Inovadores: O filme é conhecido por seus efeitos visuais inovadores, especialmente as cenas de dupla exposição que mostram a carruagem fantasma e os fantasmas de maneira impressionante para a época.


Influência Duradoura: "A Carruagem Fantasma" teve uma grande influência em diretores posteriores, incluindo Ingmar Bergman, que considerava Sjöström uma de suas maiores influências e usou elementos do filme em suas próprias obras, como "O Sétimo Selo".


Temas Morais: O filme é notável por sua exploração profunda de temas morais e espirituais, usando o sobrenatural como um dispositivo para discutir questões de redenção e arrependimento.

Embora "A Carruagem Fantasma" contenha elementos que poderiam ser vistos como assustadores, o gênero de horror propriamente dito começou a se consolidar na Suécia mais tarde. Foi somente após os anos 1950 e 1960 que o cinema sueco começou a produzir filmes que poderiam ser claramente classificados como horror.

O cinema sueco começou a ganhar destaque no início do século XX, especialmente com a fundação da Svensk Filmindustri (SF) em 1919, que se tornou a principal produtora de filmes do país. Nos anos 1920, o cinema sueco se destacou pela sua qualidade artística e narrativa, com cineastas como Victor Sjöström e Mauritz Stiller à frente desse movimento. Eles foram responsáveis por levar o cinema sueco a um público internacional, destacando-se pela profundidade emocional e pelos temas existenciais.

A evolução do cinema sueco, com seus primeiros passos em dramas profundos e narrativas complexas, preparou o terreno para a chegada de filmes mais especificamente voltados para o horror. A transição é claramente observada com "Nosferatu", um marco no gênero do horror. Esta transição também é evidenciada pela influência duradoura de cineastas como Ingmar Bergman, que, embora conhecido por seus dramas psicológicos, incorporou elementos de horror psicológico em filmes como "Hora do Lobo" (1968).


Häxan

"Häxan – A Feitiçaria Através dos Tempos" é um filme mudo sueco -dinamarquês de 1922, dirigido por Benjamin Christensen. Este filme é outro que não podemos de relatar para entender a história do cinema. Ele é um dos primeiros exemplos do gênero documentário, misturando ficção e não-ficção para explorar a história da bruxaria, desde os tempos antigos até a era moderna. Combinando elementos de horror, fantasia e estudo histórico, "Häxan" é uma obra inovadora e polêmica que influenciou muitos cineastas subsequentes.

Benjamin Christensen foi o diretor, roteirista e produtor de "Häxan". Ele também desempenhou um papel significativo como ator no filme, interpretando o Diabo em várias cenas. Christensen passou dois anos pesquisando o tema da bruxaria, utilizando fontes históricas como a "Malleus Maleficarum" (O Martelo das Bruxas), um manual de caça às bruxas publicado no século XV. Sua abordagem única combinou a precisão histórica com uma narrativa visualmente rica e muitas vezes perturbadora.

"Häxan" é dividido em sete capítulos, cada um explorando diferentes aspectos da bruxaria e da perseguição às bruxas. O filme começa com uma análise histórica da crença em bruxas e demônios na Idade Média, utilizando ilustrações e recriações dramáticas para ilustrar a visão medieval do mundo. À medida que o filme avança, ele aborda a caças às bruxas pela Inquisição, os métodos brutais de interrogatório e tortura usados pela já dita, Inquisição. E obviamente os julgamentos de bruxas. A narrativa culmina com uma reflexão sobre a persistência de superstições e preconceitos na era moderna, doenças mentais ou comportamentos sociais reprimidos e crenças.

Uma das características mais notáveis de "Häxan" é seu estilo visual inovador. Christensen utilizou uma série de efeitos especiais avançados para a época, incluindo dupla exposição, maquetes e maquiagem elaborada para criar cenas de sabás de bruxas, possessões demoníacas e rituais ocultos. As cenas são muitas vezes grotescas e intensas, refletindo a imaginação vívida de Christensen e sua habilidade em criar atmosferas de horror e mistério.

Na época de seu lançamento, "Häxan" foi recebido com reações positivas e negativas. Muitos críticos ficaram impressionados com sua abordagem ousada e sua produção sofisticada, enquanto outros ficaram chocados e perturbados pela representação gráfica de tortura, nudez e temas diabólicos. Esse pseudos-intelectuais e como eles viam esses filmes e seu conteúdo, mais a frente vai ser relevante para criação do nome do gênero.

Em alguns países, o filme foi censurado ou proibido devido ao seu conteúdo controverso, o que aconteceria com outros filmes quando o gênero de horror for criado. No entanto, ao longo das décadas, "Häxan" ganhou reconhecimento como uma obra-prima inovadora do cinema mudo. Sua mistura de documentário e ficção, juntamente com seu uso criativo de efeitos visuais, o estabeleceu como um precursor significativo dos filmes de horror e documentários históricos. O legado de "Häxan" pode ser visto em várias produções cinematográficas e culturais subsequentes. O filme influenciou cineastas como Guillermo Del Toro, que frequentemente explora temas de superstição e medo do desconhecido em suas obras. Além disso, "Häxan" foi restaurado e relançado várias vezes ao longo dos anos, incluindo uma versão de 1968 narrada pelo autor William S. Burroughs, que ajudou a introduzir o filme a uma nova geração de espectadores.

É interessante comparar "Häxan" com "Nosferatu", ambos lançados em 1922. "Nosferatu", dirigido por F.W. Murnau, estreou em 4 de março de 1922, enquanto "Häxan" foi lançado em 18 de setembro do mesmo ano. Assim, "Nosferatu" precede "Häxan" em alguns meses, sendo considerado o primeiro filme de terror genuíno, por pouco o cinema Sueco não foi o inventor do gênero tendo o primeiro filme do gênero feito. Esta distinção é crucial para entender a evolução do gênero e a forma como diferentes filmes abordaram temas sombrios e sobrenaturais no início da década de 1920.


O Nosferatu

"Nosferatu" é um filme mudo alemão de 1922, dirigido por F.W. Murnau, e é amplamente considerado um dos primeiros e mais influentes filmes de terror já feitos. Inspirado no romance "Drácula" de Bram Stoker, "Nosferatu" é uma adaptação não autorizada da obra, o que levou a questões legais que quase resultaram na destruição de todas as cópias do filme.

F.W. Murnau, um dos diretores mais renomados do movimento expressionista alemão, dirigiu "Nosferatu" com um estilo visual único que utilizou sombras dramáticas, iluminação gótica e cenários distorcidos para criar uma atmosfera de pesadelo. Murnau era conhecido por sua habilidade em criar atmosferas intensas e perturbadoras, e "Nosferatu" é um excelente exemplo de sua maestria no uso do visual para contar uma história.

A produção de "Nosferatu" foi uma iniciativa da Prana Film, uma pequena produtora alemã que desejava explorar temas sobrenaturais e ocultistas. A empresa foi fundada por Enrico Dieckmann e Albin Grau, sendo este último um ocultista que tinha um grande interesse no sobrenatural e que acreditava que um filme sobre vampiros seria um grande sucesso. Grau também foi o responsável pelo design de produção do filme, criando muitos dos elementos visuais icônicos que definem "Nosferatu".

Para o papel do vampiro Conde Orlok, Murnau escolheu o ator Max Schreck. A escolha de Schreck foi essencial para o impacto do filme, pois ele trouxe uma aparência singular e uma presença sinistra que ajudaram a definir a imagem do vampiro no cinema. Schreck, cujo sobrenome significa "terror" em alemão, tinha uma aparência naturalmente cadavérica que foi amplificada pela maquiagem pesada, dentes protuberantes e longas unhas, criando uma figura que é ao mesmo tempo fascinante e aterrorizante.

A trama de "Nosferatu" segue de perto a história de "Drácula", com algumas alterações devido à falta de autorização oficial. Thomas Hutter, um jovem corretor de imóveis, é enviado ao castelo do Conde Orlok na Transilvânia para finalizar uma compra de propriedade. Ao chegar, Hutter descobre que Orlok é um vampiro e luta para escapar do castelo. Orlok então viaja para Wisborg, na Alemanha, onde sua presença traz uma praga que devasta a cidade. Eventualmente, Ellen, a esposa de Hutter, sacrifica-se para destruir o vampiro, expondo-o à luz do sol.

A recepção de "Nosferatu" foi variada na época de seu lançamento. Enquanto alguns críticos e espectadores foram cativados pela sua atmosfera sombria e inovadora, outros acharam o filme perturbador e aterrorizante. No entanto, o verdadeiro impacto de "Nosferatu" só foi reconhecido décadas mais tarde, quando críticos e historiadores do cinema começaram a apreciar sua influência duradoura no gênero de terror e no cinema expressionista alemão.

Curiosamente, a produção de "Nosferatu" foi marcada por desafios legais. Florence Stoker, viúva de Bram Stoker, processou os produtores por violação de direitos autorais devido à adaptação não autorizada de "Drácula". Em 1925, um tribunal ordenou a destruição de todas as cópias do filme. No entanto, algumas cópias sobreviveram e foram distribuídas clandestinamente, permitindo que o filme fosse redescoberto e restaurado nas décadas seguintes.

A influência de "Nosferatu" é inegável, tendo moldado a imagem do vampiro na cultura popular e influenciado inúmeros cineastas. O filme estabeleceu muitos dos tropos que se tornariam comuns em filmes de vampiros e de terror, como o uso de sombras para criar suspense, a representação do vampiro como uma figura monstruosa e a associação do vampiro com a praga e a doença.

A reação de Murnau a essa decisão da justiça sobre “Nosferatu” foi uma mistura de frustração e determinação. Apesar do golpe significativo na sua carreira, ele não deixou que isso definisse o seu fim profissional. Após "Nosferatu", Murnau continuou a trabalhar na Alemanha e mais tarde nos Estados Unidos. Seus próximos projetos incluíram "Aurora" (1927), um filme inovador que recebeu aclamação e é considerado um dos maiores filmes mudos de todos os tempos. Murnau continuou a explorar e expandir as fronteiras do cinema mudo e, eventualmente, também do cinema sonoro, com trabalhos notáveis como "Tabu" (1931), co-dirigido com Robert Flaherty.

A carreira de Murnau, embora promissora, foi tragicamente interrompida quando ele faleceu em um acidente de carro em 1931, aos 42 anos. Sua morte precoce encerrou uma carreira que havia prometido ainda mais contribuições significativas para o cinema.

Quanto à Prana Film, a produtora enfrentou um impacto severo após o processo de "Nosferatu". O sucesso inicial do filme foi ensombrado pelas consequências legais, e a empresa, incapaz de se recuperar totalmente do golpe financeiro e da perda de seu principal ativo, eventualmente se dissolveu. A perda de "Nosferatu" foi um golpe significativo para a produtora, que não conseguiu se estabelecer firmemente no mercado após o caso.

Dos vários filmes que usaram “Nosferatu” como referência, temos que destacar:

“Nosferatu o vampiro da noite” (1979), “A Sombra do Vampiro” (2000), “Dracula em Veneza” (1988), “Vampiros de John Carpenter” (1998) e o mais evidente sem ser um novo Nosferatu, e o filme “Subspecies a Geração Vamp” (1991).


“Subspecies” foi produzido com um orçamento relativamente modesto, mas conseguiu criar um impacto significativo no gênero devido à sua abordagem única. A produção foi feita principalmente na Romênia, aproveitando locações históricas e atmosféricas que contribuíram para a atmosfera sombria do filme. Ted Nicolaou, conhecido por seu trabalho em filmes de terror de baixo orçamento, utilizou técnicas de efeitos práticos e maquiagem para criar um visual impactante para os vampiros.


O personagem Radu, interpretado de maneira brilhante pelo ator Anders Hove, é notoriamente influenciado pela figura icônica do Conde Orlok. Assim como Orlok, Radu possui uma aparência distinta com características que incluem uma pele pálida e aspectos faciais afilados e desfigurados, garras/patágio nos lugares de dedos, que remetem diretamente ao visual de Nosferatu. Ambos os vampiros possuem um visual que se afasta da estética romântica e sedutora geralmente associada aos vampiros, optando por uma representação mais grotesca e assustadora. A aparência de Radu é uma clara homenagem ao design visual inovador criado por F.W. Murnau para Nosferatu, destacando a influência duradoura do filme de 1922.


“Subspecies” gerou várias continuações e spin-offs, ampliando a mitologia e o universo apresentado no filme original. Os filmes que seguem a série são:



Subspecies II: Bloodstone (1993), Subspecies III: Bloodlust (1994), Subspecies IV: Bloodstorm (1998), "Subspecies: The Best of the Blood" (1998) (Review de cenas dos outros filmes), Subspecies: The Dark Side (2004) (Review de cenas dos outros filmes), Subspecies V: Blood Rise (2023) e o Spin-Off “Vampire Journals” (1997)


A série não apenas homenageia a estética de Murnau, mas também adiciona novas camadas e elementos ao gênero, mostrando a persistência e a influência duradoura do clássico de 1922.


Cinema na década de 20

Durante a década de 1920, o cinema experimentou uma série de inovações e transformações significativas, especialmente no gênero de horror e no movimento expressionista, como vimos até aqui. Aqui somente vou destacar alguns filmes e estúdios com uma grande relevância, que acabaram ficando fora do livro, mas que não podemos estudar a história do cinema, principalmente do horror sem conhecer a existência desses filmes.


O Homem que Ri (1928): Dirigido por Paul Leni, este filme é uma adaptação da obra de Victor Hugo e é conhecido por sua atmosfera sombria e personagens memoráveis. A história gira em torno de Gwynplaine, um homem cujo rosto foi deformado para um sorriso eterno, e é um exemplo de como o expressionismo pode criar personagens e cenários visualmente impressionantes e emocionalmente impactantes. O filme é notável por sua técnica de maquiagem inovadora e sua representação dramática da deformidade. Esse personagem foi quem inspirou a criação do vilão do Coringa no filme do “Batman” (1989) de Tim Burton e o pinguim de “Batman 2 o Retorno” (1992) foi inspirado em Calegari. Burton trouxe de volta o expressionismo com esses filmes do Batman, sendo uma pena a Wanner Bros, tirar das mãos de Burton esse filme, com o intuito de vender produtos, pois nunca saberemos o que ele usaria como referência para os próximos vilões, assim como o Duas-Caras (Billy Dee Williams), que estava presente nos dois filmes, mas sem virar o vilão. Burton também usou outros personagens do expressionismo para criar outros personagens de seus filmes, como “Edward – Mãos de Tesouras” (1990), onde o personagem de Johnny Depp é inspirado em Cesare personagem de Conrad Veidt, em “Gabinete do Dr. Calegari”.


Na Alemanha, a Ufa (Universum Film AG), fundada em 1917, foi um dos estúdios mais proeminentes e tornou-se um centro para a produção de filmes expressionistas e de horror. Entre seus trabalhos mais notáveis estão:

"O Gabinete do Dr. Caligari" (1920): Dirigido por Robert Wiene. A história segue um médico que usa um sonâmbulo para cometer assassinatos, e o filme é famoso por ser o primeiro a usar um zumbi, mas não é real. O primeiro zumbi do cinema foi “J’Accuse” (1919), mas é um filme de drama e não de horror.

"Fausto" (1926): Também dirigido por F.W. Murnau, este filme é uma adaptação da famosa lenda de Fausto. Murnau usou técnicas expressionistas para criar visuais impressionantes e uma narrativa épica sobre a luta entre o bem e o mal.

Outros estúdios importantes surgiram na Europa e em outras partes do mundo, explorando e expandindo os temas do expressionismo e do horror:

Berolina Film e Decla-Bioscop na Alemanha contribuíram com filmes de horror e suspense, com produções marcantes como "O Morcego" (1926), dirigido por Paul Leni, que mistura suspense com o clima de terror típico do expressionismo.

Pathé e Gaumont na França também desempenharam papéis significativos na era do cinema mudo, produzindo filmes influentes com elementos de horror e suspense.

Na Suécia, o estúdio Svenska Biografteatern produziu filmes inovadores e explorou temas sombrios, contribuindo para o cinema internacional.

Nordisk Film, também na Suécia, fez importantes contribuições com filmes que misturavam elementos de terror com o expressionismo.

No Japão, Makino Production foi responsável por "Uma Página de Loucura" (1926), dirigido por Teinosuke Kinugasa, um exemplo de como o expressionismo influenciou o cinema internacional, explorando temas de loucura e isolamento.

Na Itália, Cines e Itala Film foram importantes estúdios que exploraram o gênero de terror e o expressionismo.

Em outros lugares, como a Áustria e a Hungria, estúdios como Stern-Film e Mira Film também contribuíram para a crescente influência do expressionismo e do horror no cinema.

A crise econômica e a ascensão do cinema sonoro afetaram muitos estúdios da época. A Ufa, por exemplo, enfrentou dificuldades financeiras durante a Grande Depressão e acabou sendo nacionalizada pelo governo nazista em 1933, o que mudou sua trajetória.

Durante a década de 1920, além dos já mencionados, outros filmes importantes incluíram:

"O Gato e o Canário" (1927): Dirigido por Paul Leni, um exemplo de como o expressionismo pode se misturar com o gênero "Whodunit" (Quem fez isso?).

"Whodunit" é um subgênero de mistério ou crime em que a principal questão é descobrir quem cometeu o crime. A história geralmente gira em torno de um detetive, profissional ou amador, que investiga um crime, tipicamente um assassinato, e tenta identificar o culpado a partir de um grupo de suspeitos. A narrativa é estruturada de forma a fornecer pistas ao longo da trama, permitindo que o leitor ou espectador tente resolver o mistério antes da revelação final. O termo é uma forma abreviada de "Who [has] done it?" (Quem fez isso?).

Esses filmes e estúdios não apenas definiram o cinema de horror e expressionismo da época, mas também estabeleceram uma base para a evolução futura do gênero. A década de 1920 foi, portanto, um período crucial na formação das tradições visuais e narrativas que continuam a influenciar o cinema até hoje. Até a chegada de "Freaks" (1932) o filme proibido e a chegada da Universal Estúdios.


O Horror Clássico de Hollywood

“O impacto do expressionismo alemão no cinema de terror não pode ser subestimado. Ele estabeleceu muitas das convenções visuais e temáticas que continuariam a definir o gênero por décadas. À medida que o expressionismo alemão declinou com a ascensão do nazismo e a migração de muitos cineastas para Hollywood, suas influências foram absorvidas e transformadas pelo cinema americano, preparando o terreno para a próxima grande era do horror cinematográfico”.

Com a chegada do som no cinema no final da década de 1920, Hollywood viu uma oportunidade de explorar novos gêneros, e aí que entramos na lendária universal monsters!

A Universal Pictures é um dos estúdios mais antigos e ativos de Hollywood, Carl Laemmle fundou a universal em 1912. O Alemão Laemmle, começou no cinema após perceber o potencial financeiro da indústria. Que como dito estava na discussão se seria comercial ou político, se continuaria a existir ou não. Ele iniciou sua carreira comprando Nickelodeons e pequenas empresas de produção, e rapidamente virou uma figura importante para a indústria.

Carl Laemmle era um visionário que acreditou que o cinema era comercial, e voltado para o entretenimento (Linguagem cinematográfica comercial). Ele começou a investir em cinemas, comprando alguns, com intenção de exibir somente seus filmes. Logo mudou para New York, onde fez negócios com uma empresa de filmes chamada “Independent Moving Pictures Company” ou IMP. Seu passo seguinte foi juntar suas várias empresas sob um único nome, Universal Pictures.

Em 1915, Carl Laemmle tomou uma decisão audaciosa, nunca feita antes. Sei que hoje nem parece grande coisa e nem tão arriscado, mas ele foi o primeiro a criar isso. Ele inaugurou um local que chamou de “Universal City”, um complexo de estúdios de cinema na Califórnia. A Universal City foi o primeiro estúdio de cinema autossuficiente do mundo e rapidamente se tornou um ponto de referência para a indústria cinematográfica. A abertura do estúdio foi marcada por um evento gigantesco que contou com a presença de milhares de curiosos, visitantes, imprensa e nomes conhecidos do cinema.
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